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it spannenden und 
vielfältigen Vorhaben 
startet die Sächsische 
Staatskapelle in die 
neue Konzertsaison 
und freut sich darauf, mit Ihnen, verehr-
tes Publikum, besondere musikalische 
Momente zu erleben. 
In dieser Saison feiert das traditions-
reiche Orchester seinen 470. Geburtstag 
und wir begehen dieses Jubiläum an 
jenem Ort, der bis 1992 unseren Kon-
zertsaal beherbergte: im Kulturpalast. 
Manfred Honeck, ein regelmäßiger Gast 
an unserem Pult, wird hierfür seine 
eigene Fantasie auf Dvořáks »Rusalka« 
mitbringen und mit Bernarda Fink die 
»Biblischen Lieder« des tschechischen 
Komponisten aufführen, bevor Brahms’ 
3. Symphonie erklingt. Dieses Programm 
trägt dem besonderen Kapellprofi l als 
Opern- und Symphonieorchester Rech-
nung! 
Nach erfolgreichen Brahms- und 
Bruckner-Zyklen widmet sich Chefdi-
rigent Christian Thielemann in dieser 
Saison im 2. Symphoniekonzert den 
Symphonien Robert Schumanns, der von 
1844 bis 1850 mit seiner Familie in Dres-
den lebte und auch mit Kapellmusikern 
in Kontakt stand. Wenn wir anschließend 
diese vier Symphonien in Asien auffüh-
ren, tragen wir somit abermals ein Stück 
Sachsen in die Welt.
Ein weiterer Höhepunkt der Saison 
ist das 3. Symphoniekonzert unter der 
Leitung von Ehrendirigent Herbert Blom-
stedt, der mit nun 91 Jahren unverändert 
voller Schaffenskraft musiziert. Mit 
Brahms’ erstem Klavierkonzert (Solist: 
Leif Ove Andsnes) und erster Symphonie 
stehen symphonische Meilensteine der 
Romantik auf dem Programm, das wir 
anschließend auch auf einer Deutsch-
land-Tournee spielen.
Mit Frank Peter Zimmermann ist 
einer der führenden Geiger unserer Zeit 
der neue Capell-Virtuos. Den Anfang 
seiner Residenz markiert ein Duo-Rezital 
mit Martin Helmchen in der Semperoper. 
In Beethovens Violinsonaten Nr. 8 bis 10 
zeigt er seine kammermusikalische 
Kunst, bevor er später auf Christian 
Thielemann und Franz Welser-Möst trifft 
sowie Konzerte von Bach und Mozart von 
der Violine aus leitet.
Als neuen Capell-Compositeur be-
grüßen wir Peter Eötvös, der – wie zuvor 
in der langen Geschichte des Klangkör-
pers schon Hasse, Weber, Wagner oder 
Strauss – eigene Werke im Konzert leiten 
wird. Im Kulturpalast dirigiert er mit sei-
nem Orchesterstück »The Gliding of the 
Eagle in the Skies«, dem Violinkonzert 
»Seven« und Bartóks »Musik für Saiten-
instrumente, Schlagzeug und Celesta« 
ein spektakuläres Programm, das sich 
nicht mit der traditionellen Orchester-
aufstellung begnügt und den gesamten 
Raum erobert. 
Auch das kammermusikalische En-
gagement der Orchestermitglieder ist 
ungebrochen: Neben den Kammer- und 
Aufführungsabenden wollen die Musike-
rinnen und Musiker mit dem neuen Label 
»kapelle 21« ihr Interesse an zeitgenös-
sischen Kompositionen vertiefen. Ein 
erstes Projekt ist ein Werkstattkonzert im 
Malsaal der Sächsischen Staatstheater. 
Die Uraufführung eines neuen Werks von 
Simone Fontanelli bietet Gelegenheit, 
aus erster Hand Einblicke in die Ent-
stehung einer Komposition zu erhalten. 
Und natürlich fi ndet auch die Kapelle für 
Kids – das Erfolgsformat für unsere ganz 
jungen Zuhörer – seine Fortsetzung. 
Ich wünsche Ihnen, verehrtes Publi-
kum, eine anregende Konzertsaison mit 
Ihrer Sächsischen Staatskapelle Dresden!
Herzlich Ihr
Jan Nast
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Mit der Förderung von Kunst und Kultur
übernimmt die Volkswagen AG
Verantwortung für die Zukunft. Denn genau
dort, wo sich Kreativität entfalten kann,
beginnt der Fortschritt!
 
Wir wünschen Ihnen einzigartige
Konzerterlebnisse mit der 
Sächsischen Staatskapelle Dresden!
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Und Bartóks Instrumentationsideen für 
die Streicher sind unerschöpfl ich. Neu war 
für ihn der Einfall, das Orchester stereo-
phon aufzustellen, es also zu teilen und die 
Geigen links und rechts zu platzieren.« Die 
Vitalität dieses Werks sei selbst für Bartók 
einmalig, fi ndet Eötvös. Es verwundert 
nicht, dass die von Paul Sacher bestellte 
und 1937 vom Basler Kammerorchester 
uraufgeführte Komposition zu einem von 
Bartóks durchschlagendsten Erfolgen 
geriet. Die im Finale greifbare Folklore 
seiner Heimat hatte große Bedeutung für 
das Komponieren des Ungarn, der um-
fangreiche Sammlungen traditioneller 
Volksweisen anfertigte – gemeinsam mit 
Zoltán Kodály, bei dem Eötvös als Jugend-
licher an der Budapester Musikakademie 
studierte. Daneben hatte Bartók – etwa mit 
der anspruchsvollen Fuge im 1. Satz und 
der Sonatenform im 2. Satz – bewährte 
Formmodelle virtuos neugedacht. In den 
Jahren zuvor hatte Bartók die alten Meister 
minutiös studiert, denn wie er 1928 erläu-
terte, beabsichtige er, »immer ein Lernen-
der zu bleiben«. 
Diese musikalische Neugier spricht 
auch immer wieder aufs Neue aus den 
Werken von Peter Eötvös. Eine weitere, 
durchaus hörbare Gemeinsamkeit der 
beiden Landsmänner ist die Tendenz, das 
Schlagwerk mit interessanten Aufgaben zu 
betrauen – so auch im Orchesterwerk »The 
Gliding of the Eagle in the Skies«, das in 
Dresden seine deutsche Erstaufführung 
erlebt. Komponiert für das im Jahre 2012 
gefeierte 30-jährige Bestehen des Euska-
diko Orkestra Sinfonikoa, übernimmt das 
landestypische Tamburo basco eine führen-
de Rolle. Die traditionelle Musik des Bas-
kenlandes musste sich Peter Eötvös nach 
eigenen Angaben freilich erst erschließen. 
Bei seinen Recherchen beeindruckte ihn 
ein Lied ganz besonders: »Als ich es hörte, 
sah ich ein Bild vor meinem inneren Auge: 
einen Adler, hoch am Himmel gleitend, be-
wegungslos, mit weit gespannten Schwin-
gen. Ich sah den Blick des Adlers, hörte das 
Rauschen der Flügel im Wind, spürte den 
endlosen Raum und das Gefühl vollkom-
mener Freiheit.« Auch für die Hörer werden 
die Dimensionen von Horizont und Himmel 
des Adlerfl ugs spürbar, nicht zuletzt durch 
die Spannweite der eingesetzten instru-
mentalen Register. 
Ein Flug der anderen Art inspirierte Pe-
ter Eötvös zu dem Violinkonzert »Seven«: 
die immer wieder riskante Mission von As-
tronauten, die sich dem Menschheitstraum 
der Erkundung des Weltraums verschrei-
ben. Dass sieben von ihnen 2003 nur Minu-
ten vor der Heimkehr beim Wiedereintritt 
in die Erdatmosphäre ihr Leben verloren, 
löste weltweit Bestürzung aus. Auch Eöt-
vös war tief berührt von der Columbia-
Katastrophe, als deren bedrückendstes 
Fernsehbild er den »leeren Astronauten-
helm, der unversehrt inmitten zahlloser 
Trümmerstücke auf die Erde gestürzt 
war«, erinnert. Geleitet von einem improvi-
satorischen Ansatz spürt Eötvös in seinem 
Violinkonzert unterschiedlichen Gefühls-
zuständen nach und widmet bereits im 
ersten Satz mehrere Kadenzen dem indivi-
duellen Andenken an die Persönlichkeiten 
der internationalen Crew. Der Sologeige 
werden sechs weitere Violinen zugeordnet, 
die im Raum verteilt platziert sind – Sinn-
bild der sieben Astronauten, deren Klang-
seelen gleichsam im Raum schweben. Der 
Solopart des Violinkonzerts lag bereits 
2007 bei der Luzerner Uraufführung unter 
Pierre Boulez in den Händen von Akiko 
Suwanai und ihrer Stradivari von 1714, 
vormals das Instrument von Jascha Heifetz. 
Die in Japan geborene Geigerin, die 1990 
als bislang jüngste Gewinnerin des Inter-
nationalen Tschaikowsky-Wettbewerbs 
aufhorchen ließ, ist seit Jahren die Solistin 
der Wahl von Dirigenten wie Valery Ger-
giev, Christoph Eschenbach, Sir Neville 
Marriner, Paavo Järvi und Tan Dun. 
Diane Ackermann
 ORCHESTRALE







b auf der Opernbühne oder im 
Konzertsaal: Peter Eötvös ver-
mag sein Publikum so nach-
haltig zu begeistern wie kaum 
ein anderer zeitgenössischer 
Komponist. Als Capell-Compositeur der ak-
tuellen Spielzeit schlägt der in Transsilvani-
en geborene Künstler nun ein neues Kapitel 
in seiner persönlichen Geschichte mit der 
Stadt Dresden auf, die dramatisch begann: 
Gerade ein Jahr war er alt, als er mit seiner 
Familie die Dresdner Bombennacht vom 
13. Februar 1945 überlebte. Zu seinem Ein-
stand gestaltet Eötvös mit der Sächsischen 
Staatskapelle im Kulturpalast Dresden ein 
Konzert mit eigenen Werken und der Musik 
eines weiteren bedeutenden Ungarn: Béla 
Bartók. »Bartók ist die Grundlage meiner 
musikalischen Muttersprache; er kommt 
mir fast wie ein Vater vor«, erläutert Eötvös 
in einem Interview. »Auch wenn man nichts 
davon hört, ist meine Musik der Bartóks 
eng verwandt – es ist wie bei einer guten 
Schule, der man sich lebenslang verbunden 
fühlt.« Bartóks »Musik für Saiteninstrumen-
te, Schlagzeug und Celesta« schätzt Eötvös 
als genialen Wurf, als ein Stück »unglaubli-
cher Kontinuität und einer inneren Logik.








»The Gliding of the Eagle in the Skies«
für Orchester (Deutsche Erstaufführung)
»Seven« (Memorial for the Columbia 
Astronauts) für Violine und Orchester
Béla Bartók
Musik für Saiteninstrumente,
Schlagzeug und Celesta Sz. 106
Karten: 20 / 17 / 15 Euro; Studentenkarten
(10 Euro) bereits im Vorverkauf erhältlich
Kostenlose Konzerteinführung um
19.15 Uhr in den Räumen der Städtischen 
Bibliothek im Kulturpalast.
Peter Eötvös










ch hoffe, eines Tages sämtliche 
Beethoven-Sonaten für Klavier und 
Violine erarbeiten zu können«, sagte 
der Geiger und diesjährige Capell-
Virtuos Frank Peter Zimmermann vor 
einigen Jahren. Und der Tag ist gekommen: 
Am 1. November 2018 wird Zimmermann 
gemeinsam mit dem Pianisten Martin 
Helmchen drei der Violinsonaten Ludwig 
van Beethovens in der Semperoper musi-
zieren, bevor er im Laufe der Saison noch 
Violinkonzerte von Mendelssohn, Martinů 
und Bach gemeinsam mit der Staatskapelle 
interpretiert. Aber die Kammermusik emp-
fand er seit jeher als die Königsdisziplin der 
klassischen Musik. Ein Konzert – Solist und 
Orchester – sei wie eine vergrößerte Kam-
mermusik: Jeder muss mit jedem reden. In 
einer Sonate hingegen gleiche das Klavier 
der großen Welle und die Violine dem Sur-
fer, der sich obenauf behaupten muss. »Das 
Klavier ist die Hauptsache«, stellt Zimmer-
mann klar. Vermutlich würde nicht jeder 
Violinvirtuose diesen Satz unterschreiben.
Sonate? Konzert? Oder ein Sonatenkon-
zert? Als Ludwig van Beethoven 1805 
seine Sonate in A-Dur für Klavier und Violi-
ne op. 47 veröffentlichte, hatte er sich einen 
langen, umständlichen und auskunftsfreu-
digen Titel für das Werk ausgedacht: »Sona-
ta per il Piano-forte ed un Violino obligato, 
scritta in uno stile molto concertante, quasi 
come d’un concerto«. Fast wie ein Konzert: 
Diese kreuz und quer zu allen Traditionen 
erfundene, eigensinnig virtuose Sonate 
schrieb Beethoven ursprünglich für den in 
Wien gastierenden Geiger »Bridgetower aus 
Africa«, wie er in einer zeitgenössischen 
Kritik genannt wurde; ein Nachrichtenblatt 
kündigte ihn als »Sohn eines Mohren« 
an, bei Beethovens phantasievollem Bio-
graphen Anton Schindler wurde er zum 
»americanischen Schiffscapitän«. Mitt-
lerweile glaubt man ihn als das Kind, das 
musikalische »Wunderkind«, eines von den 
Antillen stammenden Vaters und einer eu-
ropäischen Mutter identifi zieren zu können. 
Geboren wurde George Augustus Polgreen 
Bridgetower jedenfalls im polnischen 
Bielsko-Biała. Gemeinsam mit Beethoven 
spielte er 1803 in Wien die Uraufführung 
der konzertanten A-Dur-Sonate, die deshalb 
vom Komponisten inoffi ziell und im Scherz 
als »Sonata mulattica« bezeichnet wurde, 
»composta per il Mulatto Brischdauer gran 
pazzo e compositore mulattico«. 
Trotzdem ging das Stück nicht als 
»Bridgetowersonate« in die Musikgeschich-
te ein, weil sich Komponist und Geiger am 
Ende überwarfen, angeblich wegen einer 
Frau. Mit der Widmung wurde stattdessen 
Rodolphe Kreutzer bedacht, ein hoch-
UND TERRORISTEN
Für Träumer
bedeutender französischer Musiker mit 
Mi grationshintergrund: ein Diener wech-
selnder Herren, also strenggenommen gar 
kein Diener. Er sah die Regenten kommen 
und gehen, die Throne wanken, die Köpfe 
rollen, und blieb selbst doch allzeit oben 
auf der großen historischen Welle – von 
Marie Antoinette protegiert, nach der 
Revolution als Komponist von »Rettungs-
opern« gefeiert, später in Napoleons Priva-
torchester aufgenommen und schließlich 
nach 1815 zum Leiter der Pariser Opéra 
ernannt. Die ihm gewidmete A-Dur-Sonate, 
die »Kreutzer-Sonate«, hat der begnadete 
Virtuose allerdings niemals öffentlich ge-
spielt, er empfand das Werk, so heißt es, als 
»outrageusement inintelligible«, als »über-
trieben unverständlich«. Ein Tadel, mit dem 
Beethoven zu seiner Zeit keineswegs selten 
konfrontiert wurde. Wie »seltsam« erschien 
etwa dem Kritiker der Leipziger Allgemei-
nen musikalischen Zeitung diese Violinso-
nate: Er meinte in Beethovens Musik nicht 
bloß die »Laune des genialischen Mannes« 
zu erkennen, sondern überdies »eine Art 
des ästhetischen oder artistischen Terro-
rismus« feststellen zu müssen. Muss vor 
dieser Musik gewarnt werden?
Auch die G-Dur-Sonate op. 96, Beet-
hovens letzte Violinsonate von 1812, galt 
lange Zeit als »undankbar«, wie etwa der 
legendäre Geiger Carl Flesch wusste, der 
jedoch die vermeintlich spröden Eigenarten 
dieser Musik, ganz im Gegenteil, als deren 
attraktive Vorzüge verstand: »Es ist zarteste 
Filigranarbeit, verträumte Stimmungsmu-
sik, mit gewollt beschränkten, stellenweise 
nur andeutenden Mitteln, kurz, seiner 
Zeit in gleichem Maße vorauseilend wie 
gewisse Teile der letzten Quartette oder 
Klaviersonaten.« Die beiden Interpreten 
der G-Dur-Sonate müssten nicht nur »tech-
nisch und tonlich auf der höchsten Stufe 
stehende Spieler« sein, betonte Carl Flesch, 
»nein – diese selbst müssen auch fähig 
sein, zu träumen, zu schwärmen; in ihrer 
Seele muß die blaue Blume wohnen. Nur 
wer dieses poetische Einfühlungsvermögen 
besitzt, wird den, in einer anscheinend 
rauhen Hülle verborgenen, edlen Kern in 
vollkommenen Klang umsetzen können.«
»Es ist sehr wichtig, dass man alle sei-
ne Stücke wohl dosiert, ruhig mal liegen 
lässt, wieder hervorholt und dann immer 
noch was draufzulegen hat. Das ist die 
Herausforderung«, erklärte Frank Peter 
Zimmermann 2012 in einem Gespräch. 
»Es gibt natürlich ein paar Projekte, die 
ich noch nicht gemacht habe und machen 
müsste, solange ich noch halbwegs gerade 
stehen kann: die Bach-Solosonaten zum 
Beispiel, und die Beethoven-Violin-Sonaten, 
für die ich seit Jahrzehnten einen Pianis-
ten suche.« Den er jetzt mit dem Berliner 
Martin Helmchen offenbar gefunden hat, 
einen Musiker, der zweifellos fähig ist, 
»zu träumen, zu schwärmen« und bei Be-
darf auch die läuternden Schrecken des 
»artistischen Terrorismus« zu entfachen. 
Beethovens Duosonaten mit diesen beiden 
Instrumentalisten zu hören wird gewiss 
auch für das Publikum eine Entdeckung, 
zumal Frank Peter Zimmermann als Solist 
des Violinkonzerts von Beethoven Inter-
pretationsgeschichte geschrieben hat und 
sich in einem Maße mit gerade diesem 
Werk identifi ziert, die auf eine lebenslange 
Unzertrennlichkeit hinausläuft. »Das ist 
einfach das Stück der Stücke, es gibt kein 
anderes Violinkonzert, das ich immer spie-
len könnte«, bekennt Zimmermann. »Diese 
unendlichen Schwierigkeiten, mit denen 
man sein ganzes Leben verbringt, um es zu 
verbessern. Beim Brahms-Konzert gibt es 
immer wieder einen Punkt, wo ich sage, ich 
will es zwei Jahre nicht spielen, das gibt es 
bei Beethoven nicht.« 
Zimmermann analysiert die Partituren, 
aber er »lebt« auch mit den Komponisten, 
liest Biographien, denkt über ihre Persön-
lichkeit nach: »Da sind tausend Dinge, die 
ich in meinen Kopf und mein System be-
kommen will, wenn ich ein Werk studiere.« 
Der 1965 in Duisburg geborene Geiger, 
Musikersohn, -enkel und -vater, blickt aus 
guten Gründen zuversichtlich in die Zu-
kunft. Und in die Gegenwart, zumindest 
was die musikalischen Lebensbedingungen 
anbelangt: »Wir haben in Deutschland, 
dem Mutterland der Klassik, zum Glück 
eine unglaublich reiche Musik- und Orches-
terkultur, die geprägt ist von ganz unter-
schiedlichen Geschichten und Hintergrün-
den. Diese verschiedenen Bewegungen 
machen vielleicht die Spannung aus, die 
Konkurrenz, die verschiedenen klangphilo-
sophischen und klanghistorischen Modelle. 
Für mich ist das ein Beweis lebhafter Mu-
sikkultur, und damit auch eine beruhigen-
de Entwicklung in einem Land, in dem die 
Klassik immer einen Platz hatte.«
Wolfgang Stähr





Frank Peter Zimmermann vIOLINE
Martin Helmchen KLAvIER
Ludwig van Beethoven
Violinsonate Nr. 8 G-Dur op. 30 Nr. 3
Violinsonate Nr. 9 A-Dur op. 47
»Kreutzer-Sonate«
Violinsonate Nr. 10 G-Dur op. 96
Karten: 33 / 27 / 22 / 20 / 17 / 10 / 6 Euro
Martin Helmchen
Frank Peter Zimmermann
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 D
ie Sächsische Staatskapelle 
feiert ihren 470. Geburtstag mit 
einem Sonderkonzert im Kul-
turpalast, in dem sie bis 1992 
ihre Symphoniekonzerte spiel-
te. Die unerwartete Rückkehr ist der Auf-
takt einer dreiteiligen Reihe von außerge-
wöhnlichen Konzerten. Mit einem weiteren 
Beitrag zu der noch frischen Tradition der 
Geburtstagskonzerte beschenkt die Säch-
sische Staatskapelle ihre Konzertgäste und 
sich selbst mit einem Sonderkonzert zum 
470. Gründungsjubiläum. Am Pult steht 
mit Manfred Honeck ein regelmäßiger Gast 
des Orchesters, der mit seinem Programm 
das Kapellprofil als Opern- wie auch Sym-
phonieorchester unterstreicht. Seine Wahl 
fällt dabei auf die Protagonisten einer be-
merkenswerten Künstlerfreundschaft. 1874 
war Johannes Brahms auf einen gewissen 
Antonín Dvořák, einen aufstrebenden böh-
mischen Kollegen, aufmerksam geworden. 
Zu professioneller Hochachtung gesellte 
sich bald auch eine persönliche Kame-
radschaft über Jahrzehnte hinweg. Ein 
Indikator für die Wesensverwandtschaft 
der beiden Künstler sind die »Biblischen 
Lieder« op. 99, die Dvořák 1894 während 
seiner Jahre in Amerika schrieb. So wie 
die berühmten »Vier ernsten Gesänge«, die 
Brahms nur zwei Jahre später komponierte, 
handelt es sich um Lieder für tiefe Stimme, 
die biblische Texte aufgreifen. Auch spricht 
aus beiden Zyklen ein inniges Bedürfnis 
nach Trost angesichts persönlicher Schick-
salsschläge. Dvořák-Spezialistin Bernarda 
SONDERKONZERT ZUM 470. GEBURTSTAG 
 DER  SÄCHSISCHEN STAATSKAPELLE DRESDEN
Samstag, 22. September 2018, 20 Uhr
Kulturpalast Dresden
SONDERKONZERT ZUM 






»Rusalka«-Fantasie, Suite aus der Oper 
zusammengestellt von Manfred Honeck, 
orchestriert von Tomáš Ille
»Biblische Lieder« op. 99
Johannes Brahms
Symphonie Nr. 3 F-Dur op. 90
Karten: 55 / 45 / 30 / 25 / 15 Euro
In aller
FREUNDSCHAFT
Fink leiht den intimen wie kraftvollen Psal-
men ihre Stimme – zunächst beim Gastspiel 
der Staatskapelle in Prag, dann in Dresden. 
Antonín Dvořáks späten Erfolg mit »Rusal-
ka« hat sein Freund Brahms leider nicht 
mehr miterlebt. Die »tschechische Undi-
ne« ist bis heute eines der meistgespielten 
Werke seiner Heimat. Während deutsche 
Bühnen das Werk in den vergangenen 
Jahren endlich verstärkt für sich entdeck-
ten, bahnte Manfred Honeck mit seiner 
»Rusalka«-Fantasie dem dramatischen 
Schicksal der Wassernixe auch den Weg in 
den Konzertsaal. Johannes Brahms selbst 
ist der Welt eine Oper schuldig geblieben. 
Der Farbenreichtum seiner 3. Symphonie 
von 1883 jedenfalls weckte bei Zeitgenos-
sen allerhand Assoziationen von Waldzau-
ber bis hin zu Shakespeare-Szenen: Man 
kann nur vermuten, wie kongenial sich sein 
Gespür als Vokalkomponist mit diesem 
symphonischen Erzähltalent zu einer tiefro-
mantischen Oper verbunden hätte. 
Nach dem Geburtstagskonzert wird die 
Staatskapelle in der Saison 2018/19 noch 
zwei weitere Male im Kulturpalast spielen: 
Das Sonderkonzert des Capell-Composi-
teurs Peter Eötvös, der selbst dirigieren 
wird, und das bereits zur Tradition gewor-
dene Schostakowitsch-Konzert im Vorfeld 
der Internationalen Schostakowitsch Tage 
Gohrisch, am 19. Juni 2019 unter Sakari 
Oramo, bieten Gelegenheit, die Staatskapel-
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2. SyMPHONIEKONZERT
 L
eipzig, Dresden, Düsseldorf: Zu 
jedem der drei Hauptorte in Ro-
bert Schumanns Leben gehört 
mindestens eine seiner Sympho-
nien. Doch bis dahin brauchte 
es einen langen Anlauf, nachdem sich 
der Komponist zunächst als Klavier- und 
Liedkomponist profiliert hatte. So ist es 
sicher kein Zufall, dass ihm der Mut zum 
Sprung ins große Format ausgerechnet in 
jenen enthusiastisch gestimmten Monaten 
zuwuchs, als er Clara Wieck im Herbst 
1840 nach langen Kämpfen endlich zur 
Frau Schumann hatte machen können. Die 
»Frühlingssymphonie« wurde in den ersten 
Monaten des Jahres 1841 komponiert; und 
einmal am Zuge, kam noch im gleichen 
Jahr die d-moll-Symphonie hinzu, die 
Schumann in seiner letzten Lebensphase 
nochmals überarbeitete, wobei er ihr auch 
die »Erhebung« zur Vierten Symphonie ver-
passte. Somit ist die heutige »Zweite«, die 
bereits in Dresden entstand, in Wirklichkeit 
Schumanns dritte und die »Rheinische« im 
Gefolge des nächsten Umzuges nach Düs-
seldorf seine vierte und letzte Symphonie. 
Diese Chronologie ist nicht nur von bio-
grafischer Bedeutung, sondern bezeichnet 
auch eine allmähliche Veränderung der 
seelischen Aggregatzustände, auf die der 
Satz Christian Thielemanns abzielt, es 
gehe bei Schumann »um Poesie und um 
die Abgründe und Hysterien des Bieder-
meier«. Denn das Mischungsverhältnis 
dieser Elemente verschiebt sich von Werk 
zu Werk – was bei einer zyklischen Gesamt-
aufführung, wie sie der Chefdirigent der 
Sächsischen Staatskapelle im Herbst prä-
sentiert, besonders deutlich werden kann. 
Gewiss bleibt das Poetische ein dominanter 
Zug in allen vier Werken – und scheint, 
vordergründig betrachtet, in der bilderbo-
genartig aufgebauten »Rheinischen« sogar 
nochmals zu kulminieren. Doch anderer-
seits ersetzt deren Folge nebeneinander 
gestellter Tableaus die klassische Vorstel-
lung einer zielgerichteten Entwicklung 
durch das Verweilen im Augenblick; ein 
Verlust an utopischem Potenzial, den man 
durchaus als Symptom der genannten »Ab-
gründe und Hysterien« sehen kann – sogar, 
wenn sich die Assoziationen der einzelnen 
Sätze in vorwiegend angenehmen Regionen 
ansiedeln lassen.
Bereits die C-Dur-Symphonie mit der 
rast- und atemlosen Gedrängtheit ihrer drei 
schnellen Sätze offenbarte ein fast zwang-
haftes Anrennen gegen jene Dunkelheiten, 
die Schumanns Schaffenskraft von Jahr zu 
Jahr stärker bedrohten, und das »Erwachen 
freudiger Gefühle unter dem Volke« in den 
Ecksätzen der Es-Dur-Symphonie bleibt 
letztlich nicht mehr als eine sehnsüchtige 
Utopie; Schumanns letzte, von Isolation und 
Depression gezeichnete Schaffensjahre soll-
ten im Zeichen eines immer stärkeren Rück-
zuges stehen. Christian Thielemann, der 
schon in seinem Schumann-Zyklus mit dem 
Philharmonia Orchestra vor fast 20 Jahren 
die krisenhaften Elemente unter den Ober-
flächen der Werke zu erspüren wusste, wird 
hier ein weiteres Mal sein Sensorium für 
die zwischen Fortschrittsenthusiasmus und 
Regression schwankende Geistesverfassung 
des 19. Jahrhunderts belegen können.
 Gerald Felber
Nach Brahms und Bruckner widmet sich die 
Staatskapelle mit ihrem Chef dirigenten Christian 
Thielemann nun zyklisch dem symphonischen 
Schaffen von Robert Schumann.
Samstag, 13. Oktober 2018, 19 Uhr
Sonntag, 14. Oktober 2018, 11 Uhr
Mittwoch, 17. Oktober 2018, 20 Uhr




(13. & 14. Oktober 2018)
Symphonie Nr. 1 B-Dur op. 38 
»Frühlingssymphonie«
Symphonie Nr. 2 C-Dur op. 61
Schumann-Symphonien II 
(17. & 18. Oktober 2018)
Symphonie Nr. 3 Es-Dur op. 97 »Rheinische«
Symphonie Nr. 4 d-Moll op. 120
Karten: 83 / 67 / 55 / 45 / 36 / 23 / 13 Euro
Kostenlose Einführung jeweils 45 Minuten 
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KAPELLE 21 sehr viel Ideenreichtum, Initiative und vor 
allem Rückhalt im jüngeren Kollegenkreis 
hinter. Der Kammermusikbeirat des Or-
chesters hat nach den Erfolgen der Porträt-
konzerte die Idee vom Label »kapelle 21« 
sofort einstimmig unterstützt. Aber nichts 
entsteht von allein und es muss immer Leu-
te geben, die dranbleiben und die Arbeit 
übernehmen.
DG: Wie die Kammermusik sind alle Projekte 
von »kapelle 21« ehrenamtlich?
RO: Das ist die Prämisse. Jeder opfert sei-
ne Freizeit, es gibt dafür kein Geld. Hier 
profiliert sich keiner finanziell, es geht um 
den Inhalt. Wir haben auch Anfragen, mit 
diesen Projekten zu anderen Veranstaltern 
zu gehen. Das nehmen wir aber nicht wahr, 
weil durch eine Gage das Konzept der Frei-
willigkeit und letztlich der Idealismus ins 
Wanken kämen. 
DG: Was treibt einen an, neben seinen 
Opern- und Konzertdiensten in der Freizeit 
dieses Engagement aufzubringen?
FK: Es ist ein neuer Zweig, der leider durch 
die Oper oder den symphonischen Bereich 
nicht abgedeckt werden kann. Jeder Mu-
siker wird noch feiner erzogen, wenn es 
um Stilistik oder Spieltechniken geht. Das 
schärft die Sinne. Darüber hinaus ist die 
Zusammenarbeit mit lebenden Komponis-
ten etwas ganz Besonderes. Wie beispiels-
weise Arvo Pärt seine Stücke erklärt hat, 
wieviel Zeit er sich genommen hat – das 
bereichert uns sehr.
DG: Und wie waren die Reaktionen vonseiten 
der Komponisten auf die Konzerte?
FK: Die schätzen das ungemein, wenn 
jemand ihre Werke wirklich bis ins Detail 
verstehen möchte und den Dialog sucht. 
RO: Die Projekte von »kapelle 21« sind aber 
auch für das Publikum eine spannende 
Reise. Zunächst waren wir natürlich unsi-
cher, ob das erste Porträtkonzert funktio-
niert. Aber die Resonanz der Zuhörer war 
sehr positiv, auch weil wir versuchen, eine 
direkte Kommunikation herzustellen. Wir 
sprechen im Konzert mit den Komponisten 
oder werden – wie im Werkstattkonzert 
oder auch im Porträtkonzert mit dem neuen 
Capell-Compositeur Peter Eötvös – einzelne 
Ausschnitte spielen und näher erläutern, 
bevor das gesamte Stück erklingt.
DG: Das Publikum sieht im Konzert nur das 
Ergebnis. Wie wird dieses freiwillige Enga-
gement organisiert und wie werden die Ideen 
gefiltert?
RO: Man muss die Aufgaben verteilen: wer 
recherchiert Stücke, wer macht den Pro-
benplan, wer organisiert Probenräume. Das 
sind zeitintensive Prozesse, die aber mit der 
Aufführung belohnt werden. 
FK: Es funktioniert allerdings nur, wenn es 
keinen Zwang gibt. 
FCD: Begeisterung und Ideen sind das eine. 
Aber wenn das Konzertdatum heranrückt 
und man die Besetzung mit dem Dienstplan 
in der Oper abstimmen muss, dann wird es 
oft sehr eng. Dass trotzdem alles freiwillig 
klappt, ist erstaunlich.
DG: Was ist für die neue Saison geplant?
RO: Im Werkstattkonzert werden wir das 
neue Stück von Simone Fontanelli im Dia-
log mit dem Komponisten vorstellen, einige 
Details und Spielarten erläutern, bevor die 
Uraufführung erklingt. Es geht auch um 
Einblicke in den Kompositionsprozess und 
was es für einen Komponisten bedeutet, 
sein Werk zum ersten Mal zu hören.
FCD: Das Porträtkonzert für Peter Eötvös 
werden wir diesmal im Festspielhaus Hel-
lerau veranstalten und hoffen natürlich, 
dort mit einem vierteiligen, intensiven 
Abend ein neues Publikum anzusprechen. 
FK: Schließlich werden wir im 3. Auffüh-
rungsabend anhand zweier Werke von Ar-
nold Schönberg dem Umbruch von tonaler 
zu atonaler Musik nachgehen und damit 
wichtige Werke für die Entwicklung der 
Musik im 20. Jahrhundert vorstellen. Wir 
sind sehr glücklich, dass wir mit Petr Popel-
ka einen Dirigenten in unseren eigenen Rei-
hen haben, der dieses Konzert leiten wird. 
FCD: Wir freuen uns außerdem, dass 
 »kapelle 21« ihren Platz bei den Internatio-
nalen Schostakowitsch Tagen in Gohrisch 
gefunden hat, die ja in Kooperation mit der 
Kammermusik der Staatskapelle veran-
staltet werden. Es ist uns wichtig, dass wir 
auch in Regionen Sachsens präsent sind, 
die sonst weniger Zugang zu Kultur haben.
DG: Was darf man sich unter »kapelle 21« 
vorstellen?
RO: »kapelle 21« war zunächst unser Ar-
beitstitel für das erste Porträtkonzert, wel-
ches wir für die damalige Capell-Compo-
sitrice Sofia Gubaidulina 2017 veranstaltet 
haben. Das Konzert war ein großer Erfolg 
und wir werden dieses Format fortführen. 
»kapelle 21« vereint die Grundidee im Na-
men: Mitglieder der Staatskapelle widmen 
sich der Musik unseres Jahrhunderts.
DG: Wer spielt bei »kapelle 21« mit?
FK: »kapelle 21« ist kein festes Ensemble, 
sondern ein Label, das unsere Aktivitäten 
mit moderner und zeitgenössischer Musik 
zusammenfassen soll. Alle Kollegen können 
sich an den Projekten beteiligen und das 
Interesse ist groß! Bislang haben 80 Musi-
kerinnen und Musiker des Orchesters bei 
»kapelle 21« mitgewirkt. 
RO: Diese Durchmischung ist schön, weil 
es ja auch um gewisse Erfahrungswerte im 
Umgang mit neuerer Musik geht, die man 
teilen möchte.
DG: Dabei ist »kapelle 21« Teil der Kammer-
musik des Orchesters?
FCD: In den Gründungsstatuten des 1854 
gegründeten Tonkünstlervereins zu Dres-
den, in dessen Tradition die heutige Kam-
mermusik steht, ist schon von der »Aus-
führung der Instrumentalwerke aller, auch 
der neuesten Zeit« als Aufgabe die Rede. 
Natürlich haben wir schon immer moderne 
oder zeitgenössische Musik gemacht, aber 
es war oft mit einer gewissen Überredungs-
kunst verbunden. Umso verwunderter 
war ich, als die jungen Kollegen Robert 
Oberaigner und Petr Popelka zu mir kamen 
und sagten: wir möchten ein Porträtkonzert 
für Sofia Gubaidulina machen. Da steckte 
Robert Oberaigner, 
Federico Kasik und 
Friedwart-Christian 
Dittmann stellen im 
Gespräch mit Dennis 













Sonntag, 16. September 2018, 19 Uhr
Malsaal der Semperoper Dresden 
Am Zwingerteich 2a
WERKSTATTKONZERT
Musikerinnen und Musiker der 
Sächsischen Staatskapelle Dresden
Simone Fontanelli
»C’era una volta un pezzo di legno« 
(Es war einmal ein Stück Holz) (Uraufführung)
Karten: 10 Euro
 E
in Kind schreckt hoch aus dem 
Schlaf, aufgestört durch ein nur 
allzu bekanntes Gewühl durch 
Akkorde und Doppeloktaven. 
»Schon wieder Brahms«, heult 
es und kann sich nur die Ohren zuhalten. 
So schildert Klavierlegende Alfred Bren-
del in einem seiner Gedichte das nächtli-
che Treiben des Komponisten-Gespenstes, 
das regelmäßig Musikzimmer heimsucht, 
um sie in Zigarrenrauch zu hüllen und 
einen zuschanden gespielten Flügel zu-
rückzulassen. 
In der Tat: Wenn es ein Leben nach dem 
Tode gibt, ist nur schwer vorstellbar, dass 
Johannes Brahms darin die Finger von 
seinem Instrument lassen könnte. 1833 in 
Hamburg geboren, erhielt der talentierte 
Junge mit sieben Jahren erstmals Kla-
vierunterricht. Bis ins hohe Alter saß 
er noch selbst an den Tasten, etwa 









Kapital, während er versuchte, auch als 
Komponist Fuß zu fassen. 1853 absolvier-
te er etwa eine erfolgreiche Konzertreise 
mit Eduard Reményi, die Brahms auch 
den Kontakt zum Geiger Joseph Joachim 
bescherte. Dieser wiederum legte den 
20-Jährigen dem renommierten Künstler-
paar Clara und Robert Schumann ans Herz, 
in deren Düsseldorfer Zuhause Brahms 
bald Dauergast wurde. Robert Schumann 
hielt den jungen Mann für einen »Berufe-
nen« und porträtierte ihn in seinem Artikel 
»Neue Bahnen« als eine Art Messias der 
Zukunftsmusik.
Derart viel Vorschusslorbeer war für 
den stets mit Skrupel und Skepsis arbei-
tenden Norddeutschen Segen und Bürde 
zugleich. Doch er wusste, dass die Schu-
manns mit ihrem Ratschlag Recht hatten: 
Es galt, sich auf den großen Konzertpodien 
zu beweisen, am besten mit einem Konzert, 
das die eigene pianistische Qualität unter 
Beweis stellte. Nach den ersten Aufführun-
gen des 1857 fertiggestellten 1. Klavierkon-
zertes musste Brahms jedoch an Joachim, 
der beratend zur Seite gestanden hatte, ver-
melden, dass das Werk allen Hoffnungen 
zum Trotz »glänzend und entschieden – 
durchfiel«. Die Zeit war noch nicht reif für 
ein derart symphonisches Solokonzert, 
welches Philipp Spitta 1892 mit den Worten 
umschrieb: »Brahms ist der erste, der nicht 
die Form, aber die Stimmung der Sinfonie 
auf das Konzert überträgt. In diese muß 
der Solospieler eingehen, und damit 
ist von selbst gegeben, daß er 
sein eignes Ich zurückzudrän-
gen hat.«
Samstag, 10. November 2018, 11 Uhr
Sonntag, 11. November 2018, 20 Uhr




Leif Ove Andsnes KLAvIER
Johannes Brahms
Klavierkonzert Nr. 1 d-Moll op. 15
Symphonie Nr. 1 c-Moll op. 68
Karten: 83 / 67 / 55 / 45 / 36 / 23 / 13 Euro
Kostenlose Einführung jeweils 45 Minuten 
vor Beginn im Opernkeller. 
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Dem Komponisten die Füh-
rung überlassen, das eigene 
Ego im Charakter der Musik auf-
lösen – vielleicht ist dies das Geheim-
nis des Norwegers Leif Ove Andsnes. 
In einem Interview verriet er einst: »Ein 
klassischer Musiker zu sein, ist ein wenig 
wie ein Chamäleon zu sein. Man muss sich 
für jedes Stück, das man spielt, ein wenig 
verändern.« Diese Wandlungsfähigkeit, 
gepaart mit einem glasklaren, packenden 
Zugriff, sichert Andsnes seit fast drei Jahr-
zehnten seinen Platz in der ersten Riege 
der Konzertwelt. Die vielseitige, vielstim-
mige Musik von Johannes Brahms begleite-
te ihn dabei stets – und trifft nun in Herbert 
Blomstedt auf einen kongenialen Mitstrei-
ter. In einem Symphoniekonzert, das auch 
auf Tournee gehen wird, paaren sich die 
meisterhafte Eleganz von Andsnes mit dem 
sensiblen Dirigat des einstigen Staatskapel-
len-Chefs und Ehrendirigenten Blomstedt, 
der jede Heimkehr ans Pult »seines« Or-
chesters zum Ereignis werden lässt. 
Die mäßige Resonanz auf sein erstes 
Klavierkonzert verarbeitete Brahms zu-
mindest nach außen mit dem ihm eigenen 
Trotz. Doch der Misserfolg des ersten 
großen Werkes mit Orchester dürfte wenig 
aufbauend im Hinblick auf das Respekt ein-
flößende Projekt einer Symphonie gewirkt 
haben. Gnadenlose Kunstpolizisten wie Kri-
tiker Eduard Hanslick ließen keine Zweifel 
daran, dass sich längst »nicht jedes hübsche 
Talent […] auf diesen Kampfplatz wagen« 
dürfe: »Die Symphonie verlangt vollendete 
Meisterschaft; sie ist der unerbittlichste 






zehnte, bis es Brahms 
gelang, sich auf die Schul-
tern jenes Riesen – Beet-
hoven – zu stellen, den er mit 
übermächtigem Schritt »hinter sich 
marschieren« hörte. 
Schon 1862 hatte er seiner Freundin 
Clara Schumann Entwürfe zum Kopfsatz 
einer Symphonie geschickt, die ihr »kühn« 
erschienen, aber doch »voll wunderbarer 
Schönheiten«. Mit ihrer Beobachtung, dass 
»alles so interessant in einander verwoben« 
sei, benannte sie damals schon ein Haupt-
merkmal der Symphonie Nr. 1, die durch 
ein dichtes Netz motivischer Verbindungen 
über alle Vorbilder hinausgeht. Die ersten 
Aufführungen ab Ende 1876 brachten zwar 
geteiltes Echo, aber das Urteil der Nachwelt 
über den Symphoniker Johannes Brahms 
ist einhellig. Gleich im Sommer des nächs-
ten Jahres floss dem Komponisten übrigens 
eine zweite Symphonie geradezu aus der 
Feder: Der gordische Knoten war zerschla-
gen – und alle Erwartungen übertroffen.
Diane Ackermann
14 SAISON 2018 / 2019
3. SyMPHONIEKONZERT
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 E
ine bescheidene Wanderbühne 
nur, wie auf dem Jahrmarkt oder 
dem Thespiskarren, ein Vorle-
ser, der aber auch aktiv in das 
Geschehen eingreift, zwei Schau-
spieler, eine Tänzerin – und für die Musik 
nicht mehr als eine Handvoll Instrumente: 
Klarinette, Fagott, Kornett, Posaune, Violi-
ne, Kontrabass, Schlagzeug. So entwarf Igor 
Strawinsky seine »Geschichte vom Solda-
ten – zu lesen, zu spielen und zu tanzen«. 
Der Erste Weltkrieg und die Oktoberrevolu-
tion hatten den russischen Emigranten ohne 
Wiederkehr von seiner Heimat getrennt, 
seiner Rechte und Besitztümer beraubt. 
In engster Aussprache und Beratung mit 
dem Schweizer Dichter Charles-Ferdinand 
Ramuz entfaltete er da die Idee eines einfa-
chen und kostengünstig praktikablen, dabei 
ebenso volkstümlichen wie vielschichtigen 
Theaters. Den Stoff, den Ramuz zu einem 
(im Original französischen) Libretto aus-
formte, entnahm Strawinsky ursprünglich 
einem Hausbuch der Russen, der Sammlung 
russischer Volksmärchen von Aleksandr 
Afanasjew, die ihm seit Kindheitstagen ver-
 E
s gibt ein Musikleben auch un-
terhalb der Spitzentöne, eine 
keineswegs verlorene Mitte, 
in der die Protagonisten des 
1. Kammerabends ihre wohltö-
nenden Stimmen erheben: Alt, Bratsche, 
Klarinette und Horn – der unverwechsel-
bare Brahms-Klang.
Im Mai 1865, in seiner Sommerwoh-
nung im idyllischen Lichtenthal bei Baden-
Baden, komponierte Johannes Brahms das 
Trio Es-Dur op. 40 für die ungewöhnliche 
Besetzung mit Klavier, Violine und Horn. 
Brahms hegte ein sozusagen familiäres 
Verhältnis zum Horn, denn es war eines 
der Instrumente, die sein Vater beherrsch-
te, und auch er selbst hatte in seiner Ju-
gend das Hornspiel erlernt.
Dem Klarinettisten Richard Mühlfeld 
aber gebührt die musikhistorische Ehre, 
Brahms überhaupt noch einmal zum 
Komponieren begeistert zu haben. Im 
Sommer 1890 traf Brahms für sich die 
Entscheidung, einen Schlussstrich unter 
sein Lebenswerk zu ziehen: »Ich hatte in 
der letzten Zeit Verschiedenes angefangen, 
auch Symphonien und Anderes, aber nichts 
wollte recht werden; da dachte ich, ich wäre 
schon zu alt, und beschloß energisch nichts 
mehr zu schreiben.« Doch es sollte – zum 
Glück! – anders kommen. Brahms zeigte 
sich so tief beeindruckt von Mühlfelds 
Kunst, dass er seinem Vorsatz komposito-
rischer Enthaltsamkeit untreu wurde und 
den Klarinettisten der Meininger Hofkapel-
le mit dem Trio a-Moll op. 114 beschenkte: 
für Klavier, Klarinette und Violoncello.
Vor hundert Jahren: Igor Strawinskys
»Geschichte vom Soldaten«
daten und des Teufels sprechen, spielen, 
verkörpern und vergegenwärtigen, in einer 
szenischen Einrichtung durch Manfred 
Weiß, den Künstlerischen Leiter der Jungen 
Szene und der Experimentierstätte »Sem-
per Zwei«. Aber Strawinskys Musik fügt 
ohnehin ein theatralisches Element hinzu, 
»anschauliche« Gesten, überdrehte Mo-
torik, Züge von Parodie und hellsichtiger 
Persifl age. Eine abgründige Burleske war 
dem Komponisten über Afanasjews Mär-
chen in den Sinn gekommen. Russische 
Volksmelodik, protestantischen Choral, 
amerikanischen Ragtime, französischen 
Walzer, spanischen Paso doble, argentini-
schen Tango – alles verstand Strawinsky 





die Welt im zerbrochenen 
Spiegel.
Wolfgang Stähr











Manfred Weiß SZENISCHE EINRICHTUNG
Igor Strawinsky
»L’histoire du soldat, lue, jouée et dansée«
(Die Geschichte vom Soldaten) für Sprecher
und Ensemble
Anlässlich der 100. Wiederkehr
der Uraufführung 1918
Karten: 10 Euro










Horntrio Es-Dur op. 40
Zwei Gesänge für eine Altstimme,
Viola und Klavier op. 91






Weder schrill noch kahl durfte die Musik 
klingen, die Brahms komponierte: Sei-
ne Vorliebe, ja Voreingenommenheit für 
dunkle, warme, erdige Klangfarben, für 
den »herbstlichen«, »elegischen« oder 
»nordisch düsteren« Ton, hat gewiss auch 
die Affi nität zur Klarinette begründet. 
Und zur Bratsche, die Brahms in seinen 
Zwei Gesängen op. 91 mit einer Altstimme 
verband. »Gestillte Sehnsucht« und »Geist-
liches Wiegenlied« heißen diese beiden 
Lieder, die ganz aus der Schönheit der 




abend schwelgt in 
Brahms 
1. KAMMERABEND 2. KAMMERABEND
traut war. »Ramuz, mit seinem feinen Emp-
fi nden für russischen Volksdichtung, teilte 
meine Begeisterung«, berichtet Strawinsky 
in seinen Memoiren. »Uns zog vor allem der 
Legendenkreis an, der von den Abenteuern 
des Soldaten handelt, des Deserteurs, des-
sen Geschichte regelmäßig damit endet, 
dass ihm der Teufel mit unfehlbarer Kunst 
die Seele abgewinnt.«
Seit der Uraufführung der »Histoire du 
Soldat« vor hundert Jahren, am 28. Septem-
ber 1918 in Lausanne, ist das tiefgründige 
Spiel vom Pakt mit dem Teufel unzählige 
Male in Theatern, Opernhäusern und 
Konzertsälen, ja selbst in Sporthallen und 
Zirkuszelten dargeboten worden: im Wett-
streit und Zusammenklang der Künste, 
die dieses Werk – allesamt mit 
Recht – für sich reklamieren. 
Am 2. Kammerabend in der 
Semperoper wird die Mezzo-
sopranistin Christina Bock 
im wandlungsfähigen 
Alleingang die Partien 
des Erzählers, des Sol-
Johannes Brahms
Igor Strawinsky
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 A
ls sich Arnold Schönberg 
durch die Machtergreifung 
der Nazis 1933 gezwungen 
sah, über Paris in die USA zu 
emigrieren, wurde er dort – 
sein Ruhm eilte ihm weit voraus – als der 
»Einstein der Musik« gefeiert und ehrfürch-
tig empfangen. Welch ein dramatischer 
und tragischer Unterschied zu der Situation 
Schönbergs in Nazideutschland, von wo er 
als doppelt Geächteter – Jude und Neutö-
ner – der Verfolgung und des Aufführungs-
verbots anheimfiel. Wie richtig Schönberg 
mit seiner Emigration getan hatte, sollte die 
allgemeine Geschichte zeigen, aber auch im 
Konkreten das Schicksal seiner Familien-
angehörigen, die zum Teil den Tod fanden 
oder nur unter höchst schwierigen Bedin-
gungen (wie seine Schwester in Dresden) 
überleben konnten. 
Es ist ein großes Wort: »Einstein der 
Musik«, das aber treffend charakterisiert, 
wie Schönberg, der als Maler, Literat, Leh-
rer, Theoretiker aber vor allem eben als 
Komponist wirkte, von vielen Zeitgenossen 
wahrgenommen wurde: Als einer, der Kraft 
seiner Ideen weltumstürzend und erschüt-
ternd die bisher als unantastbar und ewig 
geglaubten Gesetze der Musik in Frage 
stellte, aushebelte und an ihrer Stelle neue 
Formeln und Gedanken setzte … 
Die Lebensspanne von Arnold Schönberg – 
geboren 1874 in Wien, verstorben 1951 in 
Los Angeles – umfasst Reichsgründung, 
Ersten Weltkrieg, Russische Revolution, 
Weimarer Republik, Zweiten Weltkrieg und 
die beginnende Nachkriegsordnung. Im 
Bereich der Technik, Medizin, Literatur und 
Kunst, in sämtlichen Bereichen des sozia-
len, kulturellen und politischen Lebens fan-
den gewaltige Revolutionen, Entdeckungen 
und Erfindungen statt, für die unter ande-
rem Namen wie eben Albert Einstein, Sig-
mund Freud oder Arnold Schönberg stehen. 
Vergleichbar mit der Figur des Moses 
in der Oper »Moses und Aron«, der den 
neuen Gottesgedanken des Alten Testa-
ments gegen ein widerstrebendes Volk 
durchzusetzen versucht – »unerbittliches 
Denkgesetz zwingt zur Erfüllung!« – ver-
folgte Schönberg unbeirrbar aus dem Be-
wusstsein innerer Notwendigkeit heraus 
seine künstlerische Entwicklung über die 
Spätromantik in die Atonalität und zu jener 
radikal neu gedachten Weise der Kompo-
sition, die er selbst als »Methode allein mit 
zwölf aufeinanderfolgenden Tönen zu kom-
ponieren« bezeichnete, und die heute allge-
mein als Zwölftontechnik benannt wird. In 
seiner Vorstellung ging es um nicht weniger 
als um die Befreiung der kompositorischen 
Möglichkeiten aus dem ja bereits den Kom-
ponisten der Romantik zunehmend enger 
gewordenen Korsett der etablierten und 
tradierten Dur-Moll-Tonalität – und die Hoff-
nung, die Bedeutung der abendländischen 
klassischen Musik um mindestens 100 Jahre 
sichern zu können … Ein nur auf den ersten 
Blick seltsam anmutender Gedanke, der 
aber verdeutlich, wie ernst es ihm und sei-
nen zahlreichen Schülern und Anhängern 
um die Musik an sich war. Aus der Neukon-
struktion sollte Zukunft erwachsen – und 
das tat sie, blickt man allein auf die musika-
lischen Werke Schönbergs und seiner un-
mittelbaren Schüler wie Alban Bern, Anton 
Webern oder auch Hanns Eisler. 
Die Oper »Moses und Aron« baut auf 
einer einzigen so genannten Reihe auf, die 
alle zwölf Töne der chromatischen Halbton-
skala umfasst und festlegt. Diese Reihe ist 
in jeder Stimme und Harmonie der Musik 
anwesend. Sie wird aber, ähnlich wie der 
abstrakte Gottesgedanke in »Moses und 
Aron«, dadurch nicht unmittelbar greifbar 
und sinnlich, bleibt erst einmal »Gedanke«, 
»unvorstellbar, weil unsichtbar: weil un-
überblickbar« (Moses). 
Wir haben es also auf der einen Seite 
mit einem hochgradig abstrakten Vorgang 
zu tun, der – vergleichbar mit Moses’ logi-
schem Rigorismus –  das Werk vorprägt. So 
aber, wie die Regeln der Zwölftontechnik 
Einstein der Musik
dazu bestimmt sind, dem Komponisten ein 
Höchstmaß an gestalterischer Freiheit und 
Expression zu ermöglichen, die Arnold 
Schönberg auch weidlich zu nutzen wusste, 
bleibt dieser theoretische Rigorismus auch 
in der Oper nicht unwidersprochen. 
In seinem Bruder Aron hat Gott Moses 
einen Dolmetscher in Klang und Wort an 
die Seite gestellt: Anders als Moses, der 
dazu verdammt ist, mit »ungelenker Zun-
ge« seine Gedanken quasi sprechend zu 
formulieren, verfügt Aron nicht nur über 
die Möglichkeit des Gesangs, sondern 
kämpft mit fast schon belcantistischen 
Klängen – und handfesten Wundern – um 
die Gunst und das Vertrauen des Volkes 
Israel. Dieses Volk Israel soll von physi-
scher (der ägyptischen) und mentaler (der 
Vielgötterei) Sklaverei befreit werden. Die 
Verheißungen – »das Land, in dem Milch 
und Honig fließen« – sind zwar groß, aber 
der Weg dorthin durch die Wüste ist mehr 
als nur im metaphorischen Sinne steinig 
und dornig. Und so wird das Volk zum 
großen dritten Akteur der Oper – als eine 
skeptische, hungrige, begeisterungsfähige 
und widerborstige Masse höchst unter-
schiedlicher Interessen und Bedürfnisse, 
die hin- und hergerissen ist zwischen den 
Polen der Verheißung und der Beharrung, 
der Ekstase und Verzweiflung.
Mit welchem musikalischen Farbenreich-
tum und welch überwältigender Sogkraft 
Arnold Schönberg sein musiktheatralisches 
Opus Magnum zwischen höchster Abs-
traktion und orgiastischem Tanz um das 
Goldene Kalb auszustatten wusste, konnte 
oder wollte, durfte man sich zu Lebzeiten 
des Komponisten nicht vergegenwärtigen. 
In Zürich fand 1957 die szenische Urauffüh-
rung unter der Musikalischen Leitung von 
Hans Rosbaud und in der Inszenierung von 
Karl Heinz Krahl statt, und in Dresden kam 
es 1975 zur szenischen Erstaufführung in 
der DDR unter der Musikalischen Leitung 
von Siegfried Kurz in der Inszenierung von 
Harry Kupfer. Am 29. September feiert »Mo-
ses und Aron« in der Inszenierung von Ca-
lixto Bieito auf der Bühne der Semperoper 
seine Premiere: Es dirigiert Alan Gilbert, 
der gerade mit der Sächsischen Staatskapel-
le und dem Programm des 1. Symphonie-
konzertes auf Tournee war. John Tomlinson 





Oper in drei Akten 
Dichtung vom Komponisten 
In deutscher Sprache mit deutschen und 
englischen Übertiteln




CHOR Jörn Hinnerk Andresen
LICHT Michael Bauer
DRAMATURGIE Johann Casimir Eule
MOSES John Tomlinson
ARON Lance Ryan
EIN jUNGES MÄDCHEN Tahnee Niboro
EINE KRANKE Christa Mayer
EIN jUNGER MANN / EIN NACKTER jüNGLING 
Simeon Esper
EIN ANDERER MANN / EPHRAIMIT Matthias 
Henneberg
EIN PRIESTER Magnus Piontek
EIN jüNGLING Beomjin Kim
1. SOLOSTIMME Katerina von Bennigsen
2. SOLOSTIMME Stepanka Pucalkova
3. SOLOSTIMME Michal Doron
4. SOLOSTIMME Aaron Pegram
5. SOLOSTIMME Jiří Rajniš
6. SOLOSTIMME Tilmann Rönnebeck
1. NACKTE jUNGfRAU Tania Lorenzo
2. NACKTE jUNGfRAU Tahnee Niboro
3. NACKTE jUNGfRAU Grace Durham
4. NACKTE jUNGfRAU Constance Heller
Sächsischer Staatsopernchor Dresden
Sinfoniechor Dresden –  






3., 6., 10. & 15 Oktober 2018
Karten ab 6 Euro
Premierenkostprobe
24. September 2018, 18 Uhr
Aktenzeichen »Moses und Aron«
1. und 9. Oktober 2018, 18 Uhr
Kostenlose Werkeinführung 45 Minuten 
vor Beginn jeder Vorstellung im Opernkeller 
Mit freundlicher Unterstützung der
Stiftung Semperoper – Förderstiftung










20 SAISON 2018 / 2019 21 SAISON 2018 / 2019
 D
ie Company des Semperoper 
Ballett zeigt seit Jahren mehr-
teilige Ballettabende, die immer 
wieder neu die tänzerische 
Vielseitigkeit dieses Ensembles 
von Weltrang unter Beweis stellen. Das neue 
Programm umfasst gleich vier sehr unter-
schiedliche Bewegungssprachen und tän-
zerische Ausdrucksmöglichkeiten, die mit 
Werken von George Balanchine und Martha 
Graham (erstmals an der Semperoper zu 
erleben) den Bogen von zwei großen Vorbil-
dern des 20. Jahrhunderts zu den Choreo-
grafen des 21. Jahrhunderts, Ohad Naharin 
und Joseph Hernandez, schlagen. Und alle 
vier Wege in das Labyrinth der Leidenschaf-
ten, Temperamente, Ängste, Fantasien und 
Emotionen werden live von der Staatskapelle 
Dresden begleitet. Neben Werken von Paul 
Hindemith und Gian Carlo Menotti werden 
zwei Stücke eines der bekanntesten Kom-
ponisten für Marimbafon, Paul Smadbeck, 
und eine Uraufführung des jungen amerika-
nischen Komponisten Barret Anspach den 
musikalischen Tanzboden bereiten.
Inspiriert durch die mittelalterliche Säf-
telehre, die jedem Menschen eine von vier 
Gemütsarten zuordnet, schuf George Ba-
lanchine das Ballett »Die vier Temperamen-
te« (1946) und gab dafür bei Paul Hinde-
mith eine Komposition in Auftrag. »Thema 
mit Variation für Klavier und Streichorches-
ter« unterteilt Balanchines Ballett inklusive 
der Vorstellung des Themas in fünf Teile, 
die tänzerische Assoziationen zum Wesen 
des Melancholikers, Sanguinikers, Phleg-
matikers und Cholerikers zeigen.
Tief in den inneren Irrgarten mensch-
licher Emotionen dringt Martha Graham 
 D
er italienische Komponist 
Bruno Maderna gehört heute 
zu den fast vergessenen Be-
gründern einer internationalen 
Generation von Komponisten, 
die nach dem Zweiten Weltkrieg durch ihre 
neuartige Musiksprache und ihre Lust am 
Experimentieren mit Klangformen die Neue 
Musik aus der Taufe hob und mit der Kennt-
nis der Grundlagen Alter Musik ein neues 
Feld musikalischer Beschäftigung erschloss. 
Viele bedeutende Komponisten dieses Neu-
anfangs waren Mitstreiter, Freunde oder 
Schüler von Bruno Maderna. Charismatisch 
soll er gewesen sein, ein wenig scheu und 
zurückhaltend, aber immer mit einer un-
erschöpflichen Energie versehen, wenn es 
um das Ausprobieren neuer Formen ging. 
Besonders die Improvisation, Aleatorik oder 
Formen der elektronischen Musik, fußend 
auf den Traditionen der Musik des Barock 
und der Renaissance, interessierten den ak-
ribischen Tonschöpfer. Ab den 50er Jahren 
engagierte sich Maderna bei den »Ferien-
kursen für Neue Musik« am Internationalen 
Musikinstitut Darmstadt, einem der beiden 
einflussreichsten Zentren der Neuen Musik 
Europas. Hier war Maderna zunächst Besu-
cher und später dann ständiger Referent und 
animierender Geist der Ferienkurse. Eine 
intensive Zusammenarbeit verband ihn hier 
mit Luigi Nono, der auch sein Schüler war, 
mit Pierre Boulez gründete und leitete er 
das »Internationale Kammerensemble« und 
mit Luciano Berio das »Studio di fonologia 
musicale di Radio Milano«, ein Institut für 
elektronische Musik, das bis 1983 bestand. 
Als er 1973 plötzlich starb, war sein Poten-
mit ihrer Choreografie für eine Tänzerin 
und einen Tänzer »Errand into the Maze« 
(»Gang ins Labyrinth«) von 1947, vor. 
Ebenso wie Balanchine hatte sie schon 
mehrere Kompositionen für ihre Kreatio-
nen in Auftrag gegeben und wandte sich 
1947 an den nach Amerika ausgewanderten 
italienischen Komponisten Gian Carlo Me-
notti, der gerade auf dem Höhepunkt seiner 
Karriere angekommen war. Inhaltlich auf 
dem griechischen Mythos um den in einem 
Labyrinth lebenden Minotaurus, der von 
Theseus besiegt wird, basierend, interpre-
tiert Graham das Labyrinth als den inneren 
Kampf des Menschen mit dem Gespenst der 
Angst und den eigenen Dämonen. 
Der israelische Choreograf Ohad Naha-
rin betont mit seiner Choreografie »Black 
Milk« (1991) den rituellen Charakter von 
Tanz. Den energiegeladenen immer rauen 
und gleichzeitig eleganten, hochenergeti-
schen Bewegungen der Tänzer stehen die 
stets leicht dahin fließenden Marimbafon-
töne von »Etüde No. 3« und »Rhythm Song« 
des amerikanischen Komponisten Paul 
Smadbecks gegenüber. 
Mit »Songs For a Sirene« präsentiert 
Joseph Hernandez, Mitglied der Company 
und Choreograf, seine erste Kreation auf der 
großen Bühne der Semperoper. Das Büh-
nenbild ist dabei formgebend und steht sym-
bolisch für die Welt, in der die Tänzer sich 
bewegen. Sie ist beschützend und einengend 
zugleich. Als Auftragskomposition schuf der 
Komponist Barret Anspach die musikalische 
Ebene dazu. Die vergehende Zeit und ihre 
Formwerdung in der Musik stehen oft im 
Mittelpunkt seiner minimalistisch anmuten-
den Kompositionen.  Juliane Schunke
George Balanchine / Martha Graham / 








ERRAND INTo ThE MAzE
CHOREOGRAfIE UND KOSTüME Martha Graham
MUSIK Gian Carlo Menotti
BüHNENBILD Isamu Noguchi
LICHT Jean Rosenthal
ADAPTION LICHT Beverly Emmons





LICHT Avi Yona Bueno (Bambi)
EINSTUDIERUNG Shahar Biniamini
SoNgS FoR A SIRENE
CHOREOGRAfIE Joseph Hernandez
MUSIK Barret Anspach
BüHNENBILD, KOSTüME UND LICHT Yannick 
Cosso, Jordan Pallages
DRAMATURGIE Juliane Schunke






5., 14., 16., 18. & 21. November 2018





LBBW – Landesbank Baden-Württemberg
Mit »Satyricon« aus dem Jahr 1973 ist erstmals eine Oper des 
italienischen Avantgarde-Komponisten Bruno Maderna (1920 – 1973) 
in Dresden zu erleben, die in bunten musikalischen Farben und 
beißendem Humor ein gesellschaftliches Spiegelbild entwirft.
Die Lust am Experiment
zial für die musikalische Moderne noch 
lang nicht ausgeschöpft. Er hinterließ ein 
umfangreiches Œuvre an Konzerten und 
Orchestermusik, Improvisationen, elektro-
nischen Kompositionen, Hörspielen, Ton-
bandkompositionen und Opernformen wie 
die Funkoper »Don Perlimplin« (1962) oder 
die Oper in einem Akt »Satyricon« (1973). 
Dieses letzte Musiktheaterwerk Madernas 
folgt der Form einer musikalischen Collage. 
Die Reihenfolge der 16 Szenen ist vom Kom-
ponisten freigestellt und ermöglicht jedem 
künstlerischen Team einen eigenen Zugang. 
In einem scheinbar zufälligen Wechsel von 
Gesang, Tonband, Instrumentalpart und 
gesprochenem Text entführt »Satyricon« 
den Zuschauer in eine schillernde Welt aus 
Luxus und Überdruss in das Haus des ehe-
maligen Sklaven und Lustknaben Trimal-
chio, der sieben Gäste zu einem dubiosen 
Festmahl empfängt – dubios, denn es gibt 
nichts zu essen! Basierend auf dem gleich-
namigen antiken Roman des Petronius 
(60 n. Chr.) erweckt Maderna dieses unge-
wöhnliche Festmahl mit einem unerschöpf-
lichen Schatz an Melodien – auch berühmte 
Opernzitate u.a. von Puccini und Verdi sind 
dabei –, Geräuschcollagen und Tonband-
einspielungen zum Leben – quer durch alle 
Musikstile, vom Jazz zur Barockmusik bis 
hin zu Tangorhythmen und Chansons.  
In Koproduktion mit den Osterfestspie-
len Salzburg und dem Teatro Comunale Lu-
ciano Pavarotti in Modena entert Madernas 
schillerndes Happening nun Semper Zwei 
und verwandelt den Theaterraum in einen 




Kammeroper in einem Akt, Libretto von Ian 
Strasfogel und Bruno Maderna
In deutscher, französischer, englischer,
italienischer und lateinischer Sprache mit
deutschen Übertiteln
















13. Oktober 2018, 18 Uhr
Weitere Vorstellungen
17., 18. & 20. Oktober 2018
Karten zu 16 Euro
(ermäßigt 8 Euro)
Premierenkostprobe
8. Oktober 2018, 17.15 Uhr
Fokus auf: Bruno Maderna
6. Oktober 2018, 19 Uhr
Kostenlose Werkeinführung 30 Minuten 
vor Beginn jeder Vorstellung im oberen 
Foyer von Semper Zwei
Eine Koproduktion mit den Osterfest - 
spielen Salzburg sowie mit dem 
Teatro Comunale Luciano Pavarotti 
in Modena für die Dresdner Fassung
Der Gang ins Labyrinth
Der neue vierteilige Ballettabend des Semperoper Ballett wartet 
mit klassischen Formen, mythologischer Tiefe, ritueller Kraft und 











































u.a. mit Ensemble Modern/
IEMA, Quatuor Bozzini/
Komponistenklasse Dresden, 
Ensemble Adapter, Ensemble 
Decoder
ticket@hellerau.org 
Tickets +49 351 264 62 46 
www.hellerau.org
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u Beginn der Spielzeit nehmen 
wir euch mit auf einen Spielplatz 
für Engel. Dort treffen wir auf 
Trompeten, Posaunen, ein Horn 
und eine Tuba. Eine Trompete 
ist doch ein Signalinstrument, und ein Horn 
wird zur Jagd geblasen! Was hat denn das 
mit Engeln zu tun! Wartet kurz: In der Kir-
che habt ihr ja vielleicht schon mal einen 
Posaunenchor oder die Trompeten im Weih-
nachtsoratorium von Johann Sebastian Bach 
gehört. In der Semperoper werdet ihr sehen, 
dass der Komponist Einojuhani Rautavaara 
auf seinem »Spielplatz« Engel der unter-
schiedlichsten Größen erscheinen lässt. 
Oder sind das etwa zehn Blechbläser …?
In den Konzerten wirken die Puppe 
Alma mit Magdalena Schaefer, die Puppe 
Emil mit Rodrigo Umseher und Julius Rön-
nebeck als Moderator mit. Anja Nicklich 
führte die Regie.
Sonntag, 7. Oktober 2018, 11 Uhr
Karten: 6,50 Euro




Programm und Solisten werden 
später bekannt gegeben.






»Dialog mit Mozart« 
Da capo für Orchester
Richard Strauss
Konzert für Horn und Orchester Nr. 
2 Es-Dur
Wolfgang Amadeus Mozart
Symphonie Nr. 40 g-Moll KV 550
Sonntag, 16.12.2018, 11 Uhr
Montag, 17.12.2018, 20 Uhr




Kyung Wha Chung vIOLINE
Johannes Brahms
Violinkonzert D-Dur op. 77
Pjotr I. Tschaikowsky
Symphonie Nr. 4 f-Moll op. 36
Samstag, 29.12.2018, 19 Uhr






Johann Strauß (Sohn) 
Höhepunkte aus »Die Fledermaus«




Streichquintett Nr. 2 B-Dur op. 87
Jürgen Knauer
Oktett für Bratschen (Uraufführung)
Werke für mehrere Bratschen 
von Max Weinzierl, Friedemann 
Dreßler, Julius Klengel u. a.








Werke von Peter Eötvös, Domenico 
Scarlatti, Claude Debussy, Igor 
Strawinsky und Ludwig van 
Beethoven
Samstag, 12.1.2019, 19 Uhr
Sonntag, 13.1.2019, 11 Uhr








Klavierkonzert a-Moll op. 54
Béla Bartók
Konzert für Orchester Sz. 116
Samstag, 26.1.2019, 19 Uhr
Sonntag, 27.1.2019, 11 Uhr




Frank Peter Zimmermann vIOLINE
Felix Mendelssohn Bartholdy
Violinkonzert e-Moll op. 64
Anton Bruckner
Symphonie Nr. 2 c-Moll WAB 102
Mittwoch, 30.1.2019, 19.30 Uhr




Frank Peter Zimmermann vIOLINE
Repertoire:
Carl Maria von Weber
»Jubel-Ouvertüre« op. 59
Felix Mendelssohn Bartholdy
Violinkonzert e-Moll op. 64
Robert Schumann
Symphonie Nr. 4 d-Moll op. 120
Anton Bruckner








 SEMPEROPER /SEMPER ZWEI Symphoniekonzerte, Sonderkonzerte, 
  Aufführungsabende, Kammerabende, Kapelle für Kids
 KULTURPAL AST 22.9.2018 Manfred Honeck · Bernarda Fink 
 KULTURPAL AST 27.11.2018 Peter Eötvös
 fR AUENKIRCHE 1.12.2018 Adventskonzert
 fESTSPIELHAUS HELLER AU 11.1.2019 Peter Eötvös
 fR AUENKIRCHE 15.2.2019 Christoph Eschenbach
 DRESDEN-NEUSTADT 13.6.2019 Ohne Frack auf Tour
IN DEUTSCHLAND
 BERLIN 14.11.2018 Herbert Blomstedt · Leif Ove Andsnes
 DORTMUND 15.11.2018 Herbert Blomstedt · Leif Ove Andsnes
 MüNCHEN 17.11.2018 Herbert Blomstedt · Leif Ove Andsnes
 KÖLN 18.11.2018 Herbert Blomstedt · Leif Ove Andsnes
 STUTTGART 19.11.2018 Herbert Blomstedt · Leif Ove Andsnes
 fREIBURG 21.11.2018 Herbert Blomstedt · Leif Ove Andsnes
 BADEN-BADEN 2.2.2019 Christian Thielemann · Frank Peter Zimmermann
 fR ANKfURT 4.2.2019 Christian Thielemann · Frank Peter Zimmermann
 HA MBURG 6.2.2019 Christian Thielemann · Frank Peter Zimmermann
IN EUROPA
 PR AG 21.9.2018 Manfred Honeck · Bernarda Fink
 WIEN 30. UND 31.1.2019 Christian Thielemann · Frank Peter Zimmermann
 SAL ZBURG 13.4.-22.4.2019 Osterfestspiele Salzburg · Christian Thielemann u. a.
 AIX-EN-PROvENCE 27.4.2019 Rudolf Buchbinder
IN ASIEN
 PEKING 22.10.2018 Christian Thielemann
 GUANGZHOU 24 UND 25.10.2018 Christian Thielemann
 M ACAU 27. UND 28.10.2018 Christian Thielemann
 TOK yO 31.10. UND 1.11.2018 Christian Thielemann
 SHANGHAI 15. UND 16.5.2019 Rudolf Buchbinder
 GUANGZHOU 18.UND 19.5.2019 Rudolf Buchbinder
 PEKING 21. UND 22.5.2019 Rudolf Buchbinder
